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This  journal,  together with projects carried out at  the  Instituto Politécnico de Viana do Castelo offer  the 
students and staff the possibility of reflecting on both national and international theories and practices about 
art, culture and education in interdisciplinary, cooperative ways. The editorial board defines cooperation as 
a  form  of  cultural  activism  that  necessitates  acting  on  problems  and  sharing  actions  and  experiences. 
Cooperation is successfully accomplished when all the participants’ objectives are shared and the results are 
beneficial  for everyone.  In practice  this  requires  constant dialogue and ensuring  relations  in educational 






offer  readers  transnational  perspectives  on  research  projects,  civic  engagement,  and  service‐learning 
activities arising out of these collaborations. The authors, who come from inside and outside Europe, engage 
with arts  languages  in diverse contexts and ways. The board made  the decision  to publish  the  journal  in 
English to demonstrate that language is not a barrier to the Institute’s cross‐cultural collaborative work.  
 
















Concern with patrimony and the arts as a tool for social reform  is reflected  in the  Institute’s provision of 
cultural  management  training.  Cultural  resources  include  not  only  physical  assets  such  as  paintings, 
sculptures, archaeology and architecture, but also intangible culture such as folklore and interpretative arts, 
storytelling and drama. Cultural management  in  its broad  sense  references  the vocation and practice of 
managing all such resources.  Cultural resource managers who are in charge of museums, galleries, theatres 
etc. often emphasize culture that is specific to a local region or ethnic group.  
Ensuring  that  arts provision  is egalitarian necessitates breaking with  aesthetic  theories  that  continue  to 
dominate much art school training.  Anthropologists understand artworks as inherently social and as vehicles 





















by  a  sociologist, media worker,  dancer  and  sculptor  respectively,  offer  diverse  perspectives  on  culture, 
tradition and transformation. Five papers explore issues related to the body and art from the perspectives of 
art history, dance education, visual arts education, sculpture and performance arts.  The largest number of 
papers  is  devoted  to  discussing  arts  and  cultural  pedagogy.  Four  of  them  feature  pedagogical models 
developed and applied in tertiary institutions in Spain, the USA, Portugal and Taiwan.  The remainder report 
on small‐scale research and development projects and studies the authors have carried out  in a range of 
formal and  informal educational contexts    (primary  schools, professional  training, a migrant  camp etc.,). 
Many of them involved fieldwork and were devised by students at the Polytechnic Institute in Viana.  
Theme 1 Culture, tradition and transformation 












knowledge;  and  that  broadcasting  and disseminating  regional  events  and promoting  Portuguese  artistic 
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paper engages with the politics of  identity  in dance. She  informs us that arts officers  in Britain coined the 
term  “South  Asian  dance”  to  supplant  “Indian  dance”  in  the  1990s.”    For  her  doctoral  research  she  is 
examining  ways  in  which  dance  practitioners  and  audiences  are  challenging  labels  the  British  dance 

















reflecting on ways  in which  the body has been and  is being represented  in European art. Starting with a 
discussion of anatomy and perspectives on representing the body that were shared in medicine, science and 
art,  she moves  on  in  time  to  examine  artworks  that  evoke multiple  body meanings.    She  opines  that 
representations of it in modernity are marked by fragmentation and a struggle to overcome the disruptive 
social,  psychic,  political  effects  of  the  modern  experience;  and  that  the  postmodern  experimental 
performances,  paintings,  photographs,  videos  etc.,  that  represent  the  body  in  pieces  are  reflections  of 
unresolved tensions about diversity and identity, individuals and society and nature and technology.   
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Mónica Oliveira continues in to explore this theme but focuses on contemporary sculpture. Like the previous 









contemporary  art  to explore  issues of  identity  and  citizenship with  school  children. They point out  that 
experts in the Sciences, Arts Education and Sociology all hold different views on the impact the media has on 
young peoples body image, and development of self.  And that their recent studies of perceptions of people 
with  different  life  experiences  of  their  own  and  an  ideal  body  had  expanded  on  the  findings  about 









this art  form  lies  in  its  immediacy and adaptability and  the  fact  that  the  focus on  the body  is an often a 
political act of rebellion against traditional art forms. The paper ends with descriptions and interpretations 





numerous activities or  tasks  that  individual  learners and groups  carry out and exercises and games with 
objects  like bamboo  sticks,  stones and balls.   They  claim  these  instructional  strategies  increase  learners’ 
perception of movements they are unaware of in their everyday lives and that can be employed to develop 
 




















Dewey  and William  James  over  one  hundred  years  ago.  Students  at  the  Escola  d’ Art  at Disseney  gain 
academic credit for engaging actively with communities this way and working on real world problems.  Their 
learning experience is underpinned by continuous reflection and linked to academic disciplines. The model 










learning were  rigorously  evaluated  using  an  experimental  research  design  and  a  creative  thinking  and 
 















Working  imaginally differs  from many  studio approaches  in which an  intended,  conceptualized meaning 
precedes making. In an imaginal rather than intellectual approach it is the making that spawns meanings that 














has  a  long history  in  educational  and  psychological  research.  In  this  case  she  studied Afghan  children’s 
drawings and interviewed them at the same time. She met each child twice, the first time to talk about and 
draw their  lives before coming to Germany and the second time to focus on their  lives  in Germany. After 
 










concerning her  feelings about  clothes  she wore as a  child,  in dance performances and work with dance 
groups. Whereas ornament, decency and utility are basic functions of dress  it has much greater symbolic 




Politécnico  de  Viana  do  Castelo.  She  investigated  the  work  of  five  theatre  collectives,  attached  to  a 
recreational and cultural association  in  the  town of São  João de Rio Frio. Whereas her main aim was  to 
provide wider visibility to the scenic and dramatic arts activities the theatre collectives were carrying out she 
attempted  also  to  evaluate  the  association’s work  as  a whole.  To  achieve  this  aim  she  formulated  two 
research  questions  (How  do  the  actors  perceive  dramatic  arts?  and  what  is  its  impact  in  the  local 
community?)  and  adopted  the  role  of  non‐participant  observer whilst  association members  practiced  a 
performance. One finding was that dramatic arts had a low profile in the association’s activities and folk arts 





English  translation  issues make  for a  lack of  clarity  in a  few  instances and  some articles are missing  the 
detailed descriptive information that bring practical arts‐based experiments and projects to life. But this is a 



















In  this  article  the  author  discusses working  imaginally  in  art  education,  sharing  ideas  about  supporting 
students and artists in making images and watching their artwork unfold from one image to the next, allowing 






Making and working with  images  is at  the heart of my  teaching  in an art education program at a  state 
university in the US. My teaching practices in art education derive from archetypal psychological thought as 
originated by James Hillman, Patricia Berry and others. Over the past 15 years I have applied imaginal tenets 
to  art  education.  Prior  to  this  I  taught  in  and  directed  an  art  therapy  program  grounded  in  archetypal 
psychological thought and pratice. Because of these experiences, infusing imaginal thought and practice into 
art education coursework makes sense to me. The word archetypal is often used interchangeably with the 
word  imaginal. Due to  its relationship with  imagination,  I prefer the  latter and will use  it throughout this 
paper. 
To work  imaginally means  to work  poetically with  images,  deliteralizing  them  to  hear what  is  seen  as 
metaphorical, or poetic, insights. The word ‘poetics,’ deriving from poeisis, means to create anew. In working 
imaginally over  time,  images unfold visually and poetically as  the maker explores  them  in  language  that 
“stick[s] to the image” (Lopez‐Pedraza in Berry, 1982, p. 57). Language that sticks to the image is concrete 
and sensuous;  it mixes up the senses and thus becomes a way of seeing through and hearing  into  images 
(Hillman, 1979). Sticking to the image goes hand in hand with imagining precisely, a most essential practice 






















544).  I am confident  in the materials and  in the makers’ hands to give form.  I have faith  in the emerging 
image;  I  trust  the  form  that appears as  it  takes  shape  in materials.  I am  confident  that, given  time and 








practicing  this  cycle  image upon  image,  semester  after  semester. Berry’s  (1982) words  about  repetition 
comfort me: “Repetition would seem a  fairly  important business…Have we some deep  investment  in our 
repetitions—some love for them? Is there a beauty there? ….[R]epetitions are strangely durable…and point 
toward some deeper need” (pp.  118‐119). She continues, “Words circle within themselves aesthetically and 
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Form emerges through active involvement with materials—wedging clay, smudging pastel on paper, pushing 
paint  on  canvas,  cutting,  arranging,  and  attaching  papers  and  found  objects  to make  collage, wetting 
watercolor cakes to soften color. It takes the wedging, smudging, pushing, arranging, attaching, wetting to 
bring the image into appearance. Hillman (1977, 1978, 1979, 1987) wrote that what appears wants attention. 
Paying attention  is a way of practicing  imagination. Practicing  imagination, as  it wends  its way  into and 






and  intellectual worlds. The heart and soul are  in between and central. He wrote, “This world requires  its 









and  is  occupied  by  imagination  has  been  and  remains  central  to my  teaching  practices. Hillman  (1979) 
extends the realm of imagination, discussing it as being like an operation,  
That works within  the other  [functions] and a place which  is  found only  through  the others—(is  it  their 
ground?). So we never seem to catch imagination operating on  its own and we never can circumscribe its 
place because it works through, behind, within, upon, below our faculties. (p. 133)  















and matter, places  in which  imagination resides and functions. When makers enter  into  imagination, they 
may gasp at what appears, at that which has been formed by their handling of art materials.  
Hillman (1987) presented the phenomenological ‘aesthetic response’ in this way: The in‐breath is followed 
by  the  out‐breath:  the  “aah  of wonder.”  In  breathing  in  the  image,  there  is  first  “in‐spiring  the  literal 






are  saved  by  …their  own  souls”  and  our  “aah  of  wonder…The  aesthetic  response  saves  the 
phenomenon….(p. 32) 
The  aesthetic  response,  the  gasping  in‐breath,  saves  the  image.  And  breathing  out  the  ‘aah’  engages 
imagination. Wonder activates the aesthetic response that engages  imagination. Repeatedly,  I encourage 
students  to breathe  in  their  images,  to  interiorize  them  into  themselves  toward  finding and noticing and 
maintaining contact with their particular aesthetic sensibility and themselves in it.  
Alongside working  imaginally‐from  an  imaginal perspective  and  through  imaginal processes‐my  teaching 
practices highlight the multiplicity of relationship  in  image‐making communities‐hands on, helping others, 
listening  for  insights. The emphasis  is on processes of giving  form  to  images, which  relate  intimately  to 
knowing self, other, and self and other in their respective worlds through making art. Familiarity with images 
deepens knowing and  relationship. Becoming  familiar with  images by working with  them  to know  them 
better is an aesthetic act involving empathy.  
Aesthetic empathy (Wix, 2009, 2010) as idea and practice emerged from research into the art teaching of 
artist  and  teacher  Friedl  Dicker‐Brandeis.  Dicker‐Brandeis,  who  taught  art  to  children  in  the  Terezín 
concentration camp during World War  II, derived her teaching approach from the Basic Course taught by 
 












Aesthetic empathy encompasses process,  relationship,  imagination.  It was Dicker‐Brandeis’s care  for her 
students as artists and for their art that saved the more than 5000 works now housed in the Jewish Museum 
in Prague. While she could not save  the children  from the gas chambers, she did save  their  images, thus 
allowing us access to the inner worlds of children, both those who did and who did not survive the war. 
When practitioners and makers stick to the image, stay with the phenomena as they appear, including the 
form  in  which  they  show  up,  beauty  has  a  chance  to  manifest.  Dicker‐Brandeis  (cited  in  Wix,  2010) 

























and Robertson’s art  teaching approaches. As a model  teacher‐researcher, Robertson’s  study of her own 
teaching and its related research still today invites readers into imaginative and generative participation with 
her work. Both  teacher‐artists placed creating at  the center of  their  teaching, certain of  its  influence on 





core  to which are  imaginal practices, which aim  to  stick  to  the  image and understand  images poetically. 
Tending an image by sticking to it draws out its inherent wealth (Hillman, 1978). In the class, students engage 
the gadgets as set forth by Hillman (1977, 1978, 1979) and Berry (1982) toward hearing and seeing anew 
(poeisis). The work  calls  for  repetitions—once  is not enough. Students write and write and keep writing 
beyond what they think may be the end. They describe and analogize, using the gadgets and poetic format 
(varying  line  lengths and punctuation). They describe what they did; they analogize the process and what 
they see  in  the  image. They use prepositions  to see and hear placement: They also simultanize by using 
when…then;  limit  an  expansive  image  by  singularizing  (only  when…then);  and  extend  an  image  by 
eternalizing (whenever…then). And they restate to hear the  image  in  its multiple resonances. (Underlined 





Working  imaginally differs  from many  studio approaches  in which an  intended,  conceptualized meaning 
precedes the making.  In an  imaginal approach, the making spawns the meanings, which are multiple and 


































































































students respond  to the poem. No  two students’ work  is ever alike even  though all begin with  the same 
source. Upon completing  the  responsive  image, students write about  their making: Did  they push paint? 























their  images. Hillman  (1978) advocates keeping the  image around for awhile. Writing does this, forging a 
bond between artists and  their  images. Writing provides a quiet moment  to reflect on  the  image and  its 
making and can thus be used in self‐assessment. Writing activates attention‐paying and facilitates closure. 
For me, working imaginally in art education is art education at its best. The artists, rather than the teachers, 
are  in charge of  their works and processes. Teachers  facilitate, witness, guide. Art education  taught and 
 













lesson after  lesson  to be completed  in 45 minutes.  Instead  it  is about watching  the evolution of  images, 




form)  and  tending  both  process  and  product, meaning  and  self  take  shape. Working  imaginally  in  art 




proven fertile for delving farther  into  ideas and practices that  impact both areas of study while belonging 




















































European  countries  in  the  analysis  of  concepts  of  art  education,  visual  culture,  identity,  citizenship  through 
















Revista Diálogos com a Arte - revista de arte, cultura e educação, n.º 5 25 
 
concepts, as an interface with art education and sociology to draw attention to these prejudices. It has resulted 








our shared mental  lives. We need a way of understanding this habit, of treating  it with the respect and care  it 
deserves”.  In their pre‐adolescent years children form basic attitudes about different experiences, including art, 
but it must not be forgotten that in Portuguese society, it is the school that is the institution officially responsible 
for  teaching  children about art.  In  the UK  it  is also  the most  likely place  that  children will encounter  an art 
education, due to necessity for schools to provide a ‘broad and balanced curriculum’ (Claddingbowl, 2014). 
However,  some  problems  can  arise  because  art  teachers  are  not  the  only  intermediaries  in  these  artistic 
experiences. The values which operate throughout much of society influence the child through visual forms both 
at home and in the environment in which they live. This formative process commences at a very early age, and in 























when  it  is acquired at an early age and subsequently confirms experiences of difference that  lead to the first 
‘explanation’ the explanation given by those who conclude that a whiter skin correlates with socio‐economic 
superiority and assume  that biological differences cause cultural differences.  In  the younger generation,  the 
habitual preference for one’s own culture and distrust of people we do not know, reinforce racist tendencies’ (p. 




The body and the  issues associated with  it also assume a prominent role  in contemporary Sociology due to a 
combination  of  social  and  sociological  factors,  especially  since  the  1980s.    The  understanding  of  human 




proliferation  of  different  meanings  that  surround  the  notion  of  the  body  (Williams  and  Bendelow,  1998).  
  
 




In  the  logic of Sociology,  the body  is  shaped by  the  socio‐cultural  context and  constitutes a  semantic vector 
through which evidence evolves over  time  through  its relationship with  the world. The body, despite being a 
biological reality, exists within the whole of its components and is impregnated by the simultaneous effect of the 
education received and identifications that lead the subject to assimilate the behaviour of their social context. 
Learning  of  bodily  forms  begins  in  childhood  and  extends  throughout  life  according  to  the  socio‐cultural 
developments  and  lifestyles  socially  constructed  by  each  individual. Bodily  expressions  are  socially modular, 
although they may be lived out according to a particular style of the individual. 
"First of all, that there is body. Trying to understand this place that is the core of man's relationship with the 













associating  it  to  the  realm  of  appearances  (Cunha,  2014).  According  to  the  same  author,  "the  socialization 
processes promote the internalization of outer universes and that the individual and collective practices of the 
subjects aimed inner universes" (p. 20). 
Constructivist approaches have  led educators and sociologists  to question  the  identification of  the body as a 
distinct and different sphere, and authors have  increased  the  importance of bringing  the body, as a  topic  for 
consideration, to the centre of Sociology, interpreting this phenomena through body action (Corcuff, 1997 and 
Cunha 2004).  In this  logic, we can also mention the refusal of the division between body and mind through a 
















collection method was selected, as  it was the most appropriate to our aims, as  interviewing  is one method of 
obtaining information about feelings, opinions and suggestions.  
The sample consisted of seven females and five males, aged between 10 and 79 years. These  interviews were 





















different  ways  whether  by  professionals  such  as  researchers,  educators,  artists,  by  doctors,  biologists, 
anthropologists, scientists, or by the general population: people of different ages, genders and cultures etc..The 
way the body has been represented over the centuries has also undergone many changes. Silva (2008, p. 385) 

























that  can  be  exploited  through  art  education  at  every  level,  from  early  years  through  to  adult  education.  If 
individual responses are valued and developed, then an awareness of how we visually present our own bodies to 
others becomes a symbol of who we are, which  in  turn determines how others perceive us within  the wider 
experiences of our social interactions.   

































 I  think  I  used  to  have  an  image  of  relaxed  and  uniqueness  that was  important  to me. My  image  is 
deteriorating. Aging, weight and physical problems that affect my walking, making me limp most of the 
time make me almost ashamed of the way I look now. Also, it is extremely difficult to find the clothes I 
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course, not the question.   Perhaps this  in  itself reveals a reductive sense of self that relate to feelings of self‐






















































Creative Connections, 2012.  Indeed,  the higher education  institutions  involved have already undergone some 
reassessment of the curricula and teaching practices. A principal move in curriculum development, specifically in 






and  knowledge of  art,  as  an  a  priori  basis  for determining  relevant  curriculum  content.  This  is of particular 
importance at the  level either of art or non‐art training, partly because of the diversity of backgrounds of the 
students,  but  also  because  the  pedagogical  procedures  adopted  during  the  training  courses  are  themselves 
exemplary of the procedures and practices, which the students might be expected  to pursue subsequently  in 
society.  Further to this, from the interviews conducted for purposes of this research, respondents often linked 
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Addressing  identity  includes  researching data  such  as  age,  gender,  and  sexuality,  economic  and  social  class, 
geographic location, religion, political status, language, ethnicity (the aspect that most people more focused to 
define the  individual culture). These aspects are shared with different groups and are often  influenced by the 
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sufficiently  illustrated  books.  For  this  researcher movies  and  videos  should  be  careful  to  determine what  is 
culturally  and  historically  authentic.  On  the  other  hand  the  visits  to  museums  and  galleries,  as  well  as 














that  through  the  social  and  cultural  development,  students  can  develop  knowledge,  understanding  and 
appreciation of their own and different beliefs and cultures and how these influence individuals and societies.  
We agree that it is a fact that the use of domestic images changed the nature of photography as social practice 
and  that art education  should be more  responsive  to contemporary cultural concerns, as  it can help citizens 



























































































infinite metaphorical history of our  looks, desires,  that  leads one  to  interrogate his/her  image and social and 












explosion’ has manifested  in the exuberance and  imagination of the multiple techniques used  in adornments, 
clothing,  theater,  dance,  visual  arts,  games  and  sports  and,  ultimately,  in  small  details  of  human  life.  The 
importance given to the body in our time, opposes the concealment it was submitted to in the past; phenomenon 

























between  individual and collective ethics, stimulates sculptural works where  it  is a mirror that only reflects the 
question of those who look at it. 





itself through  its physicality,  its anatomical construction, or  is emphasized by  its biological characteristics.  It  is 







us  with  a  new  paradigm  brought  during  a  “post  humanistic”  period  that,  amongst  many  differentiated 
characteristics,  is  characterized  by  the  conception  of  the  haggard  and  disjointed  body,  that  performs  the 
appropriation of the world according to the proclamation of its consumed finiteness. 
But  the  anatomic  attitude  also  regards  the  interior  of  the  body,  to  what  is  kept  from  the  indiscretion  of 
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language  and  the  projection  of  human  desire  around  sexuality.  The  exploration  of  gender,  identity,  the 
participation of sexual minorities for instance homosexuals, and women in society, history and religion, as well as 
the depiction of sexual deviation, are elected themes with which we are constantly confronted in the sculptural 






Furthermore,  the  sick  body,  based  on  its  vulnerability  and mortality,  is  a  synonym  of  pain  but  also  human 






itself.    Pepe  Miralles  also  worked  on  an  account  of  the  development  of  construction  processes,  and  the 
experiences of people subjected to mortal diseases, reflecting suffering and pain being distressing and inhuman. 




























clothing, prosthetics or cosmetic surgeries.  In  this sense, clothing constitutes a very significant symbol of  this 






















the  dress  is  almost  falling,  erasing  itself  before  the  triumphant  apparition  of  the  naked  body.  For Maribel 
Doménech, “Being naked is like a chair or a house, their constructions that humans construct in order to live in 


















Besides  the  importance  of  clothing,  there  are  other  forms  of  transforming  the  body's  appearance,  such  as 
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it's fated to an imminent death” (1997, p.54). 
If  the  technological  advances  in  cybernetic matters  provide  a  body  prosthetic,  the  development  of medical 
science, especially surgery and genetics, are going to take a step into the new conception of the body. The daily 
use of plastic surgery and assisted reproduction techniques impact more and more on the expansion of a greater 
conscience of  the  emancipation of  the body,  so  that  the body  is,  in  reality, physically  changeable,  and  that 
metamorphosis  is  possible.  This  reality  appeared  in  the  last  century:  for  example,  the  artist  Orlan,  who 
experimented with the revolution of the body as a support of a series of surgical interventions. In 1990, Orlan 




gives  place  auto‐constructive  forms  of  identity.  The  nucleus/core  of  his  strategy  begins  upon  the  opposing 
















































can grab on again,  that Deleuze and Guattari call “machines of desires”. The extinction of  the  real woman  is 







legs  opened  in  an  obscene manner,  they were  put  in  corbels,  alternating with  the  photographs  that  told  a 
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pornographic  story.  In  the  video one  can  also observe  scenes with Barbie dolls  sniffing  cocaine,  kissing one 
another or even having sexual relations with Ken, her male counterpart. 
The perfect scenic creation of the doll's human figure and the disturbing effect that arises in these exposed scenes 
seem  to appeal,  firstly,  to our  senses; only when we admit  that  it  is  impossible  (besides  the drastic  concept 
exposed, with  all of  its  implications)  for us  to  feel  some  consternation or pity, we begin  to understand  the 
subversive message  of  the  images.  In  them  an  ambivalence  coexists  between  the  human  and  non‐human. 
Consequently,  the  doll has  adjusted  to  a  type of model without  identity,  variably  constructed with parts of 
standardized fragments, and this  is always strange to the viewer. The artist’s sculptures are able to present a 
reality that, due to its artificiality, makes us notice the theatricality of what we call reality. 



















depositing  it  in this composed and neutral place, where the subject permanently  loses her  identity. All of the 













The  recovery  of  an  individual  space,  where  they  can  be  themselves,  without  external  guidelines,  without 
constructing their appearance, their intentions, according to others, according to man. This way, the sculptures 















offer the most global  image possible of human  limits,  its multiple resources and the  interactions of social and 
personal conduct. The  installation of the homosexual and transsexual crises allowed for sculpture the militant 
recovery of political possibilities  in  its practice and  in  its  form, dissolving borders between artists, raising and 
provoking answers amongst the social, behavioral, individual and artistic aims.  Before this context, the masculine 
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artists  like  James  Lee  Byars  present  the masculine  genital  organ  as  obelisks  that  assume  over‐dimensional 
importance, which can be seen as true manly symbols, like Golden Tower, or Carving nº3 by Barry Flanagan, that 
presents  us  a  triumphant  image  of  the  genital  organ  in  erection.  The  doll  also  becomes  a  symbol  of 
heterosexuality, appearing in sculpture as a representation of a super‐hero. If the sculptures and monuments in 
public spaces represent heroes, sculpture‐dolls represent super‐heroes. They're small plastic figures (soldiers or 
fantastic  figures such as galaxy war characters or  journey  to the stars) that show action as  in  the case of  the 
sculptures by Mario Ybarra Jr. Most of the pieces, for example, the Vato collection, Action Figures, are shirtless 



















defined by  its multiculturalism. Once  the notion of  linear progressiveness has disappeared, we  find ourselves 



















Aliaga,  J.;  Ardenne,  P.; Guash, A.; Oliva,  J;  Tejeda,  I.  (2004).  Cartografías  del  cuerpo.  La  dimensión  corporal  en  el  arte 
contemporâneo. Murcia: CendeaC. 






























































on  this  legend,  this  article  will  reflect  on  the  way  body  performances  in  art  are  enhanced  by  the  use  of 




































surprising ways.  The  incorporation  of  technological  devices  and  electronic media  into  performance  art  has 
ushered in new modes of expression. 
2. Body Art Movements 















disasters and  inexplicable horror. People  sought  to understand  the ephemeral  in  life,  the human capacity  to 










































that  it  is because  it has color or shape, or because of something  like  that –  I  turn away without question, 










Revista Diálogos com a Arte - revista de arte, cultura e educação, n.º 5 56 
 







































The body, as  living matter,  transmits  the notion of  "artistic performance"  into  inert matter.  For example an 
installation is an appropriation of objects people can use or process so it functions as a means of communication 
and makes them the subject of art. On the other hand, the transformation of these objects into forms that match 




It  is  the  interdisciplinary  approach  that makes  this  art  form  so  interesting.    As  a  form  of  nonverbal/verbal 
communication  in which audiences participate  it builds an  identity or belief that  is actively shared. The target 
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the  1st  Art  Biennial.  Both  The  5th  International  Art  Event,  and  1st  Art  Biennial,  featured  exchanges  of 
transformative ideas and called for urgent economic, social and cultural change.  After three decades, and under 








1978.  They  use  a  variety  of means  to  express  themselves  including  painting, music  and  video  all  strongly 






and  Melina  Peña  see  Fig.  7),  use  archetypes  and  cultural  analysis  to  challenge  artistic  practice,  and  fight 



























































































 Fig. 15 ‐ XVII Biennial – 2013                             Fig. 16 ‐ XVIII Biennial ‐ 2015 






































Because  of  their  generally  demonstrative  character  and  appeal  to  a  certain  form  of  representation,  some 
performances have elements of theatrical  language. But they are unlike theater, where time  is presented  in a 
purely fictional way. In other performances of the body time and space are the essential elements of the artistic 
presentation. Artistic performances are emerging in every art sector, blurring boundaries and mixing categories 
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strategy of analogy used  in higher education  inspired creativity and engendered a creative atmosphere  in the 




Creativity  is considered as one of the critical elements for  improving the quality of human  life  in personal and 
global contexts. Creativity has become core business for those who seek the development of employee ability 
and capacity (McWilliam & Dawson, 2008). The US National Centre on Education and the Economy (2007) gave 
several  reasons  for  this;  they  are  now  looking  graduates,  with  ‘‘imagination/creativity’’  (The  Pedagogy  for 
Employability Group 2006). In the UK, the Creative Industries Council promotes creative industries but suggest 
that  this must  be  underpinned  by  an  education  system  (Creative  Industries  Council,  2014).  This  is  deemed 
important for talent cultivation in creativity. 
Creativity  is regarded as a necessary attribute  in higher education and society. McWilliam and Dawson (2008) 
argue that more space  is needed for engaging students  in creative activities  in higher education. The Glasgow 
School of Art and the City of Glasgow will host the International Conference on Creativity and Cognition in 2015. 
Jeffrey and Craft  (2006) argue  that  students’ practice based  skills and knowledge of  innovation and problem 



























divergent  thinking,  convergent  thinking,  and  evaluative  thinking.  Many  researchers  have  been  engaged  in 
creativity  research.  Klausen  (2010)  pointed  that  there  have  been  serious  definitional  efforts,  and  there  is 
widespread  awareness of  the  problems  and  limitations of  extant definitions  (Amabile,1996; Csikzentmihalyi, 
1999; Eysenck, 1994; Sternberg, 1999). The connection between the definitional issue and the reliable methods 
for measuring creativity is one of the basic problems creativity research (Klausen, 2010). Unfortunately, creativity 


























of  imagination, and  to have  individual consciousness projected onto a particular object or  idea.  Imaginary or 
Fanatic Analogy (IFA) supports  to think, as far as possible, by unusual ideas, or possibly to imagine the problem 
by  far‐fetched way,  for example,  through  the extraordinary  imagination of  sound,  image, action, meaning  to 
create a variety of creativities. Symbolic Analogy (SA) that is to use the characteristics of two conflicts, to have 
the unrelated phrases or words  combined, and  to obtain new  ideas and  the key of observation  through  the 
contradictions with streamline compression, lacking of coordination. 
2.2 Instructional Design for Creativity 
Instructional  design  is  the  systematic  process  of  designing,  developing,  evaluating  and managing  the  entire 
instructional process to ensure learning. It is based on what we know about instructional and learning theories, 
systems design,  information systems and management (Morrison, Kemp & Ross, 2001). The basic elements of 
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The  researchers based on previous concept and model of  instructional design,  further proposed  the creative 
















taught  4  hours  analogy  techniques  of  creative  methods  through  5  processes  of  creative  teaching  design 
Frameworks Imperatives 
Observations Solutions
2. Providing teaching materials
Creative related databases Mind map concept & topics
3. Conducting creative thinking method
Direct Analogy(DA ) Personal Analogy(PA ) Imaginary or Fanatic Analogy (IFA) Symbolic Analogy(SA) 





1. Motivation and creation  
of creative athmosphere 
Creative activity organised by the students





EvaluationPaper – reportOral -presentation
  
 
























and multi‐evaluation. When  students  asked questions,  the  instructor  joined  group discussions or  acted  as  a 
consultant for groups. After discussions, all groups shared with discussion results on blackboard by turn and the 
instructor provided feedback immediately on the spot. Using the ATED model for group discussions plus teacher’s 
feedback was  to  push  students’  deeply  understanding  and  actively  applying  analogy  techniques  related  to 
creative thinking. To give free learning environment and employ brainstorming strategies of W principles (who, 
what, when, where, why,  how,  how much)  into  group  discussion were  important  at  this  stage  for  further 




 T1 T2 X 
＊Creative instructional 
design of analogy technique
1- Motivation 
2- Providing teaching 
materials 
3- Conducting creative 
thinking methods 
4- Proceeding creative 
discussion and feedback 
5- Evaluation 
＊Questionnaire of  
CTPA as pretest
＊ Questionnaire  
of CTPA as  
posttest 
＊ Works evaluation 
  
 





flexibility,  originality,  elaboration,  sensitivity)  and  creative  performance  ability  (collect  creative  information, 
select  creative  valuation, make  creative performance, practice  creative performance,  create problem  solving 








questionnaire.  The  questionnaire  comprising  10  items  was  designed  based  on  a  4‐point  Likert‐type  scale. 
Dimension 1 including 5 items was used to assess creative thinking ability, and dimension 2 including 5 items was 






focused  on:  (i) Why  do  you  have  the  ideas  of work?  (ii)  How  do  you  develop  creative  ideas’  processes  of 
preparation,  incubation,  illumination  and  verification within  your work?  (iii)  There  are 5  instructional design 
































thinking ability  10.63  2.57  14.68  2.40  ‐12.73  <.001  ‐1.63 
Fluency  2.10 0.55  3.00 0.60 ‐10.44
<.001  ‐1.57 
Flexibility  2.23 0.77  3.13 0.76 ‐8.47
<.001  ‐1.18 
Originality  2.03 0.66  2.65 0.70 ‐6.30
<.001  ‐0.92 
Elaboration   2.08 0.76  2.95 0.71 ‐8.06
<.001  ‐1.18 
Sensitivity  2.20 0.76  2.95 0.64 ‐8.74
<.001  ‐1.07 
Creative  performance 
ability  10.53  2.98  15.20  2.76  ‐13.51  <.001  ‐1.63 
Collect  creative 
information  2.00 0.96  3.15 0.77 ‐8.73 <.001  ‐1.32 
Select  creative 
valuation  2.38 0.93  3.15 0.77 ‐7.73 <.001  ‐0.91 
Make  creative 
performance   2.00 0.82  2.85 0.77 ‐6.99 <.001  ‐1.07 
Practice  creative 
performance  1.93 0.86  2.78 0.70 ‐7.68 <.001  ‐1.09 
Create  problem 
solving efficiently  2.23 0.66  3.23 0.62 ‐9.87 <.001  ‐1.56 












designer  imagined  in higher‐order  relations or  relations between  relations. The creative design  is  toward  the 


































problems  and  communicate  ideas. There  is  good  interaction between  the  teacher  and  students. Create  and 
maintain innovative learning environments is very important to inspire university students to create ideas freely.  
5. Conclusion 
In  this  study,  significant  differences  were  found  in  comparisons  with  t‐test.  Specifically,  the  results  of 
“Comparisons  t‐test between pre‐test and post‐test  in  items and dimensions”  indicated  that analogy creative 
teaching had significant influences both on students’ creative thinking and creative performance. The abilities of 
creative  thinking  include  fluency,  flexibility,  originality,  elaboration  and  sensitivity.  The  abilities  of  creative 
performance include to collect creative information, to select creative valuation, to make creative performance, 
practice  creative  performance,  to  create  problem  solving  efficiently.  The  research  findings  revealed  the 
effectiveness  of  teaching  analogy  technique  through  creative  instructional  design.  Five  stages  of  creative 





of  “motivation”  and  “conducting of  creative methods”  supported her  creative process particularly.  Finally,  a 
critical reflection on teaching practice in this action research, the teacher still needs more clear and consistent 
and creative design for future teaching in the creative curricula. This study suggests that creative teaching design 
should dominate  various  concrete principles,  and  the  creative  teaching  should be  imaginative,  creative,  and 
extraordinary for students.  
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living  experience  in  Germany.  The  history  of  immigration  has  been  an  inseparable  part  of  human  history. 
Throughout history people have been on the move in search of a better life, for different reasons however, we 
are now more than ever before a witness to the greatest move of people in search of a better more safe life. They 
















his abilities, his  individual  judgment, and his sense of moral and social responsibility, and  to become a useful 
member of society and even though education is a basic human right it is also through that further human rights 
can  be  achieved,  (Belfield/  Levin,  2007).  For  many  immigration  countries  it  is  a  challenge  to  support  the 
















mostly  from  families who had  fled  to  Iran because of war and had entered  the  country without any official 
documents. The families had  later children but then their children also could not get any  IDs from the  Iranian 
government or the embassy of Afghanistan because they were illegal. Due to lack of IDs the parents and their 
children were denied access  to education.  Jacqueline Bhabha  in her book „Children without a state “asserts: 
“Legal identity does not guarantee a good life, but its absence is a serious impediment to it. An absence of legal 
































































































to  show  she  is older and bigger  than  the  children but  to also  show her authority. She has used ornamental 



























why the camp  is  included  in the drawing;  it  is home  it  is where they gather with their family and friends. But 
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Therefore in democratic countries it is becoming a challenge to develop an education system that would embrace 
heterogeneity,  an  education  system  where  all  the  students  can  be  given  a  feeling  of  inclusion  and  social 




and  responding  to  the diversity of needs of all children, youth and adults  through  increasing participation  in 
learning, cultures and communities and reducing and eliminating exclusion within and from education, (p.9‐10)2. 
Inclusion  in  education  strives  for  equality;  no  one  should  because  of  his  or  her  background  be  denied  the 
opportunity for high quality education. Heterogeneity is not seen as disadvantage in inclusion pedagogy but as a 
chance to learn together with the other members of the society and to struggle for a fair future. Inclusion is also 





of all students  in  the classrooms;  they  themselves need  to be  the  first people who are open  to  this  idea and 
welcome heterogeneity. Teachers carry a much greater responsibility and need to be more sensitive to culture 
and gender issues and promote tolerance and social cohesion (see also Teacher Education for Inclusion) 3 .  
Art as a  subject with uncountable possibilities and  its openness  to new  ideas and  its potentials offers  great 
opportunities for an inclusive education system. It is vital to construct an atmosphere where students learn to 
share  their  culture,  language,  religion,  arts  and  traditions,  learn  to  be  creative  and  innovative,  a  learning 








education  due  to  the  open  flexible  characteristic  of  art  in  general  can  provide  the  ground  so well  for  this 









































more  the possibility of  interaction and collaborate  learning  in  the  schools  the more we  learn  to  respect one 
another  to  show  tolerance  and  to move beyond  living  in one  culture. Here we do not promote  the  idea of 
  
 




























Neuß,  N.  (1999).  Symbolische  Verarbeitung  von  Fernseherlbnissen  in  Kinderzeichnungen.  Eine  empirische  Studie  mit 
Vorschulkindern, München: Kopäd. 





















Service‐Learning  is a pedagogical approach  that encourages students  learning by doing  through an organized 
service; this is an innovative practice that develops an educational project and a social project simultaneously by 





the  third  sector  through  the  Learning‐Service  Projects,  as with  the  Consejo  Territorial  “Illes  Balears”  de  la 





















In  fact,  the  Europe  Engage  Team,  that  leads  KA2  Eramus+  project  supported  by  the  European  Commission, 
provides in 2015 one of the last definitions of the term Service‐Learning. This project define it as “an innovative 
pedagogical approach  that  integrates meaningful  community  service or engagement  into  the  curriculum and 
offers students’ academic credit for the learning that derives from active engagement within community demands 
and work  on  a  real world  problem.  Continuous  reflection  and  experiential  learning  strategies  underpin  the 











The EASDIB participates, as actively as possible,  in non‐profit and cooperation activities with  the  third  sector 
through Academic  Learning‐Service Projects. Third  Sector  is a  representative platform which brings  together 
associations, foundations and other groups demanding inclusive public policies in their fight to protect civil and 
social rights. 
Service‐Learning  projects  allow  students  to  acquire  key  professional  competences,  such  as,  social  and  civic 
competences, communication  in the mother tongue and  in a foreign  language, personal development, theory 
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All activities programmed for the “Día de la ONCE” are aimed to social awareness about the everyday problems 













































Students  26 35 24
% enrolled students  7.34% 10.36% 7.16%
repeating the experience  0% 11.43% 0%
Erasmus incoming students  0% 5.71% 0%
Graphic Design students  0% 20.00% 29.17%
Interior Design students  30.77% 22.86% 45.83%
Fashion Design students  7.69% 11.43% 4.17%
Product Design students  15.38% 2.86% 20.83%
1st year students  46.15% 37.14% 58.33
Men  19.23% 22.86% 37.50%















3. Professors offer  students  a  sleep mask  for eyes  and  guide  them  in  group  around  the  table while 
explaining the scale models. 
4. Students participate  in  the  rest of  interactive  training workshops  to experience by  themselves  the 
difficulties suffered by the visually impaired and other disabled people. 
5. Students join the EASDIB stand, invite visitors, offer them a sleep mask for eyes and guide them around 





















The  EASDIB  encourage  students  and  professors’  participation  in  Service‐Learning  projects  because  their 
development, as  in  the  “Día de  la ONCE”, allows  the EASDIB  to  collaborate with  the  community  to which  it 
belongs,  build  strong  partnership with  social  actors,  improve  teaching  and  learning  through  this  innovative 
practice and engage  students actively  in  real world  through  task‐oriented works  focused on universal design 
and/or social design. 









that  is  implemented  with  the  added  value  of  academic  learning  that  students  achieve  though  structured 
continuous reflection on the service activity. 
Moreover, the use of service‐learning projects allows non‐profit organizations and the rest of the third sector to 
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community).  The  idea  is  that  in  order  to  address  interaction  in  the  community we  have  to  use  a  form  of 

















My  role  as  an  artist  is  to  provide  creative  settings  for  these  experimental  interaction  schemes,  so  that  the 





continue  to  be  a  community  endeavour  in most  societies.  Recognizing  the  production  of  art  as  useful  and 
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encourages,  through  collective  participation,  open  discussion  about  art.  This  in  turn  encourages  the 




































can  also  be  found,  for  example  in  the  interpretation  of  the  nail  sculptures  of  Günther  Uecker.  At  the 










A  successful  ensemble  in  this  (art)  paedagogical  environment,  which  attracted  special  attention  in  the 

















winding,  turning,  screwing and  swaying, puffing, breathing. The above mentioned original  syllable also  gives 
reference to mental‐human consciousness, as it is used in the word “spirit”. 
The foundlings, ordered in a spiral form, therefore make the original form of temporal movement visible, and also 
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Almost  all  of my  sculptures  have  one  thing  in  common:  the working materials  are  screened  for  a  naturally 























my guidance students  from two of my seminars at  the University College  for Teacher Training Vienna, namely 
















something  away,  encourages  the  use  of  carefully  planned work  because  all  decisions made  here  are  final, 
irreversible. The power of  imagination  is hereby  formidably  trained. This basic material provides, materially‐
immanent and valuable impulses and ideas. 
In the summery ambience of the campus garden of the University College for Teacher Training in Vienna sculptures 
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improvised  and  immediately  performed  live.  These  “sound  sculptures”  therefore  have  the  character  of  live 
musical art, the basis of which is to be found in the sculpture itself. 




with  dramatically  grotesque  faces.  They  can  stand  here  on  minimal  bases,  they  present  many  possible 
perspectives and visual axes – they encourage the viewer to ask their own questions and to develop their own 






My  inspirational  art  approach  “Embodied  in  interactive  art”  –  Art  and  society  in  community  outlines  how 





















































physiognomy,  opening  the  way  to  anthropometric  studies  of  phrenology,  craniology  and  eugenics  in  the 
nineteenth century  (Alves, 2010, p. 31). The disturbing  transformation brought out by  science  is  revealed by 
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publications were  produced  not  only  for  physicians,  and  chirurgeons,  but  also  for  a  larger  public  of  artists, 
intellectuals, and collectors.  
In  the  fifteenth century art,  the progress of anatomic knowledge was based on  the representation of natural 
phenomena through a scientific process: perspective. The first  illustrated medical text, “Fasciculus medicinæ”, 
was published by Johannes de Ketham in Venice in 1491. Since then the anatomic body has been interpreted in 
several  books  (for  example, Magnus  Hundt,  Charles  Estienne,  Jacob  Berengario  de  Capri,  Andreas  Vesalius, 
William Harvey, Bartolomeo Eustachi, Fabricius de Aquapendente, Gabrielle Fallopio  in  the sixteenth century; 
Pietro Berretini da Cortona, Govaert Bidloo, William Cowper, Bernardino Genga in the seventeeth century; and 
Frederik Ruysh, Allbrecht von Haller Albinus, William Smellie and William Hunter  in  the eighteenth  century). 
Complete figures in nature, published in Beregnario’s books woodcuts, introduced a style which lasted for more 
than  two  centuries. Since  then  the use of  landscape, which  introduced a  sense of  reality and perspective  in 
anatomic figures representation, became an inspiring theme for numerous artists. 
The works by  Leonardo and Vesálio, and  later by Albinus, marked an  important moment  in  the evolution of 








models were prevalent,  the  representations of  the  feminine body were usually associated with  reproductive 
function. 
















but  a  deliberate  destruction  or,  at  least,  a  pulverization  of  its  repressive  traditions,  such  as  fragmentation, 
mutilation and destruction of  royal power  symbols.  In  this  revolutionary  imaginary,  the guillotine appears as 
image of the terror. 
In the figuration of those bodies in pieces, Nochlin distinguishes fragmentation as sacrifice or fetish (for example, 







a destruction or disintegration of permanent  values – ends up  identifying  itself with modernity.  In  the mid‐
century, Karl Marx speaks of the dynamic destructiveness and self‐desintegration of the capitalist system and of 
the  bourgeois  society  in  his  Communist Manifesto.  Baudelaire  uses  concepts  of  fluidity  and  gaseousness  as 
symbols of modern life that would become primary qualities in modernist painting as well as music and literature, 
reflecting what is not eternal or immutable. 
In  this new  visual  culture, photography  appears  as  a primary  source,  and  Impressionism  is  the  first modern 
movement not only in terms of its subject matter but also by its very manner of representations that are dynamic 
and  fluid.  Edouard  Manet,  followed  by  Edgar  Degas,  used  cropped  compositions  and  fragmented  bodies, 
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idea of an own body, the body as property. The body as an object generator of  images  is multiplied  in such a 
different spaces as seen in Cindy Sherman photography, Francis Bacon’s painting or an Anette Messager’s album.  




Thus,  a  body  becomes  a  cultural  category  and  its  fragmentation  results  in  a  multiplicity  of  bodies  which 
characterizes the “postmodern” ‐ the new feminines and feminists bodies, hippies, gays, punks, skinheads, etc. 
Cinema and television substituted the freak‐show, circus, and fairs in exhibiting the abnormality, producing the 
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3. Memory and absence 
The physical body  is also  the body of art,  resource and  space  for creation, archive and exhibition. Similar  to 







































death,  religion, magic and  fetishism.  In her artistic practice she adopts different  identities  in a conscient and 
voluntary  way:  the  collector,  the  practical  woman,  the  modiste  apprentice,  the  forger  or  the  artist 
(http://www.museoreinasofia.es/en/exhibitions/annette‐messager‐procesion‐va‐dentro). 
Within this feminine and intimate universe, the piece Mes Voeux (1989), composed of a large number of body 




stereotypes of woman.  Famous Tate Gallery writes:  “Her approach  forms an  ironic message  that  creation  is 
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Absence  also occupies Christian Boltanski's  archives  around death,  time passage,  conservation of  emotional 
memories,  and  human  experiences.  This  passion  for  collection  and  repetition  appears  as  an  archeological 
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training  they  accomplish  and  their  attendance  to  cultural  equipment  and  events.  We  analysed  the  Class 
Curriculum  Plan  (PCT),  the  Annual  Activity  Plan  (AAP)  and  the  results  obtained  from  the  questionnaires 
implemented to the teachers. The results indicate that the teachers who answered not only do not use all the 
hours that are available to work on the artistic areas, but also do not use the cultural facilities that are available 






artistic activities  in  the upbringing of human beings has been  visible  in  recent decades  through  the debates 
promoted by national and international organizations in the field of Arts Education (AE) and its relationship with 
the  community.  For  example,  it  is  recognized  internationally  that UNESCO  in  2006  and  2010 organized  two 
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National Education Council  (CNE) which,  since  the 80's of  the  twenty‐first  century, has produced advice and 
recommendations to promote AE in the educational system and that in his last recommendation reveals concern 
for  the  reduced  and  diminished  presence  of  arts  practice  in  the  Portuguese  curriculum  (Recomendação  nº 




cultural  facilities  to  promote  artistic  experiences  of  students  in  the  3rd  grade.  The  overall  objective was  to 
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various potentials of AE,  such as personal,  social, emotional, physical, perceptible,  technical, global,  cultural, 
complementary and motivational intellectual capacities of children. These areas are listed in agreement with the 




and  human  resources,  lack  of  training  and  lack  of  time  concerning  the  extent  of  Portuguese  Language  and 
Mathematics syllabuses. 
The contribution of teachers  implementing artistic activities  is mostly  in  individual and occasional approaches, 
according to the calendar of festivities, such as mother's and father’s days, themed projects and end of school 
year celebrations. The activities that stand out can take many forms, such as the production of a video, learning 
songs, moulding, painting  tile,  creating puppets,  concerts and  cultural meetings. Therefore, and because  the 


































































  n  %  n % n % n % n %  n  %
Opera  85  93,4  1 1,1 0 0 0 0 0 0  0  0
Music  59  64,8  25 27,5 4 4,4 1 1,1 1 1,1  1  1,1
Choirs  78  85,7  6 6,6 2 2,2 0 0 0 0  5  5,5
Dance  62  68,1  20 23,1 3 3,3 0 0 1 1,1  4  4,4
Folklore  82  90,1  4 4,4 1 1,1 0 0 0 0  4  4,4
Theatre  46  50,5  36 39,6 7 7,7 2 2,2 0 0  0  0
Circus  76  83,5  10 11 0 0 1 1,1 0 0  4  4,4
Cinema  52  57,1  25 28,6 8 8,8 2 2,2 1 1,1  2  2,2











institutions and artists  from Vila do Conde  in  the areas of artistic expression  to meet  the needs  identified by 
teachers so that they can understand cultural infrastructures as teaching resources for AE in the primary school. 
This training must  include not only the contents of specific areas of artistic expressions, but also the technical 




Revista Diálogos com a Arte - revista de arte, cultura e educação, n.º 5 125 
 











































Ribeiro, A.  P.  (2000). Uma  tradição  de  Ensino Artístico  é  necessária,  In A.  S.  Silva, A  educação  artística  e  a 
promoção das artes, na perspectiva das políticas públicas. Relatório do grupo de contacto entre os ME e 
MC, pp. 47‐49. Lisboa: MC. 

















































Shostakovich  or  even Gubaidolina. Developing    stylistic  range,  it’s  a  pleasure  to  research  and work  on  new 
compositions of modern music from the eclectic world of Sakamoto to neoclassical O'Halloran. We also consider 

















































education  in  their  initial and ongoing  teaching programme. And,  sadly, we  find  reference  to  schools without 
Musical Education in the preschool years because music teachers "do not know what to do with the little ones." 
Regarding  the musicians without  teaching experience, Gordon  (2000)  and  L'Roy  (1983)  report  that excellent 
performers are not necessarily excellent teachers. In addition, even if they are exceptionally good teachers, they 




























of  the educator,  the balance between musicianship and educationship  (Froehlich, 2007),  the ability  to create 




is  in sharing ‐ between teachers, children and their families ‐ translated  into rapport and affection, but also  in 








training  to  school,  thus  revealing  the multiple  dimensions  of  the music  educator  (positive  attitude,  energy, 
organization, systematization and creativity). 
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Gordon,  E.  (2000).  Teoria  de  Aprendizagem Musical  –  Competências,  conteúdos  e  padrões.  Lisboa:  Fundação  Calouste 
Gulbenkian. 
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“beautifying  the physical  appearance,  in order  to  attract  admiring  glances  from others  and  to enhance  self‐
esteem” (p.15). 
Concerning the communication provided by a piece of clothing, it is possible to perceive and detect different signs 
and meanings  about  the  individual who wears  it.  Through  clothing,  it  is possible  to understand  convictions, 
desires, beliefs, ideas, and one's own personality. According to Coelho (1995), “clothing speaks of the person who 
wears it, it is a language, a social and individual symptom: ‘tell me what you wear and I will tell you how you are, 

































































artists, etc. As stated by Cardoso, Araújo & Coquet  (2005), “this admiration  leads  them  to have  the desire  to 
belong to that group, to dress and behave the same way." 3 (p. 357). 
Imitation, by  the  child, may occur  in different  forms.  Examples  are  everywhere:  at home,  in  schools,  in  the 
community. Engel  (2005)  states:  “while growing,  children absorb  certain values, perceptions,  references and 
behaviors  from  the  family  and  other  institutions."  (p.  173).  School  has  an  important  role  in  supporting  and 
encouraging playing during childhood. During children's games, it is important not to interfere or influence with 
adult  concepts,  because  “given  the  fact  that  games  are  edifying  activities  that  drive  child  development, 
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The  imagination  of  the  real  is  the  foundation  of  their  intelligibility.  Children  develop  their  imagination 
systematically from what they observe, experience, listen, and interpret from their life experience, and at the 
same time the situations they  imagine enable them to comprehended what  is being observed,  interpreting 
new  situations  and  experiences  in  a  fanciful  fashion,  until  they  are  incorporated  livid  and  interpreted 
experience. 7(p. 14). 
What was beautiful and interesting in this phase was that, even though I didn't actually fly, the feeling of freedom 








symbolic  game  rests on  invoking  situations  that  are distant  from  current  reality,  they have  the power  to 
provoke real emotions. 8(p. 237). 
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opportunity of playing a character. Even though the play was about a soldier that wouldn't leave the watch post during the 

























































































































In reality, we do notice the difference when dance  is performed on a stage, with proper costumes.  It  is much 





















According  to Cidreira  (2005), what we wear “is a  tool of symbolic speech  for communication  represented by 
iconicity. Clothing is, at the same time, a space of communication, it interferes among individuals in society [...]” 
(p. 114), as it is also, as demonstrated, the headquarters for the display of personal self‐admiration from an early 
age  and  up  to maturity.  But  it  is  also  grounds  for  pleasure, when  comfort  is  achieved.  Through  the  use  of 
costumes,  it  is possible  to  transform  a  group of  amateur dancers  into  a  corps de ballet,  and  to  convert  the 

































Macara, A.  (1998).  From  Costume  into  character: An  approach  in  teaching  choreography.  In A. Macara  (Ed.) Actas  da 
Conferência Internacional Novas Tendências no Ensino da Dança (pp. 214‐218). Lisboa: FMH Editions. 

































dance  practitioners  and  audience  members  articulate  their  multiple  identities. Drawing  on  ethnographic 







Bharatanatyam, with other  Indian Classical dance  forms  (such as Kathak and Odissi), entered Britain  through 
international migration and has unfolded itself under the brand name ‘South Asian dance’. South Asians1 being 
the most  populous  ethnic minority  in  the UK  have  been  subjected  to  rigorous  anthropological  and  political 








citizen  but  originally  from  India’,  ‘American  and  [White]  Hindu’  and  so  on.  The  differences  and  various 
                                                            
1 The term ‘South Asia’ was coined in the late 1940s by the United States of America’s (USA) Department of State following the emergence of an independent 
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questions  posed,  this  research  draws  on  ethnography  that  deals  with  a  ‘systematic  description  of  human 
behaviour and organizational culture based on first‐hand observation’ (Howard, 2002, p. 553). Although I visited 
several venues to conduct my fieldwork from 2010‐2014, in some instances, I have used virtual ethnography that 
‘involves embracing ethnography as a  textual practice and as a  lived craft, and destabilizes  the ethnographic 
reliance  on  sustained  presence  in  a  found  field  site’  (Hine,  2000,  p.  43).  The  interview questions have been 
designed to generate participants’ viewpoints on their identification, dance labels, their accounts of life stories 
and other experiences. For analysing qualitative data, I have adopted a narrative analysis method (Cortazzi, 2001) 
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when  something  assumed  to  be  fixed,  coherent  and  stable  is  displaced  by  the  experience  of  doubt  and 
  
 




















is  clearly  a  revalorisation of  ancestral  ties  for  further  recognition  and  autonomy.  I  argue  that  the  adjectives 






nation  is  ‘an  imagined political community’  that  is  ‘imagined as both  inherently  limited and  sovereign’  (2006 
[1983], p. 6). Drawing on Anderson, I argue that the term ‘imagined community’ of Indian identity under the aegis 
of ISTD is defined in two competing ways: the modernist imaginery of the nation‐state that stresses essentialism, 
territoriality and fixity  is set  in contrast to the postmodernist  imaging that celebrates hybridity, deterritoriality 
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In a commissioned commentary for the ISTD, dance academic Ann R. David states that the above change of the 




From  the above discussion,  it  is evident  that  in  the process of claiming authenticity and authority,  labels and 
institutions compete to assert different definitions that enable them to set the terms of their relations with the 
other labels in the country, and, at the same time, producing different meanings and outcomes. Forces, both from 




(2008a, 2008b). Whilst  situating  the  term  South Asian dance  in  the postcolonial  context,  she discusses how 
Akademi promoted the doubled  Indian/South Asian  label by forging new  local/global  identities for  Indian and 
British‐based  dancers  and  choreographers  (Meduri,  2008a).  The  acts  of  creating  a  binary  (for  example, 
Indian/South Asian dance) thus indicate the discomfort that various scholars grapple with while labelling dance. 
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that  she  also wants  to  transcend  the  bounds  of  labels:  ‘I  feel  quite  strongly  that  your work  has  to  stand 
independently and at a point, it would be lovely if your work is appreciated as a piece of work without needing a 






































While  talking  to  the  parents,  learners  and  audiences  of  South  Asian  origins  who  were  attending  a  dance 








































drawn to various  imageries used by people to describe the  label  from the existing  literature as well as by my 
respondents, such as ‘blanket’, ‘the sheltering sky’, ‘box’, ‘umbrella’, ‘cloak’, ‘multi‐headed beast’, ‘chameleon’, 
‘rainbow’ and ‘collage’. All these imageries have revealed how subjective the term is. While some have proudly 
embraced  the  label  South  Asian  dance  due  to  the  Akademi’s  promotion  of  it  in  opening  up  various work 
opportunities,  others  have  preferred  to  avoid  this  label  on  the  ground  of  foreignness  and  cultural 
inappropriateness. Drawing on narratives from diversified range of people, I argue that the border of the label 




Over the past  few decades, scholars have  investigated  the politics of  identity  from diverse disciplines such as 




challenges  the notion of essentialism  arguing  that  identities undergo  constant  transformations and  ‘multiply 
constructed across different, often antagonistic, discourses, practices, and positions’ (1996, p. 4). He also argues 

















juncture,  I  clarify  that  identity  is distinguished  from  identification on  the grounds  that  the  former  is a  label, 
whereas the latter refers to the classifying act of oneself (Rummens, 1993; Bamberg, 2011). In their discussions 
about national belongings,  the majority of  the  respondents used  the  following  labels  to  identify  themselves: 
British, Asian, British Asian or Indian. The terms Asian and British Asian were often used interchangeably. I also 
noted that the question about ‘where they are really from’ has revealed more than their national, regional or 
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While analysing the transcripts,  I observed that  the  identity of the respondents was not only a description or 
construction of the self but also referred to the ways in which they are characterised by others. Anzaldúa argues 
that the notion through which our identity is constructed not only by us, but also by others through ‘an identity‐












dichotomy  that  exists  between  ‘I’  and  ‘they’  and  highlights  how  identity  is  stereotyped  and  Britishness  is 
attributed to Whites9.  
Often  ‘Britishness’  is  conflated  with  ‘Englishness’  in  the  narratives  of  my  respondents.  A  variety  of  other 
identifications voiced by the audience members  included  ‘being English’;  ‘half British’ and  ‘British but mixed’. 
Respondents characterised ‐ what is by ‘being British’ mean to them ‐ in the following way: ‘born and raised here 
(in England)’,  ‘born of British parents’,  ‘I  look British, don’t  I  (jokingly)?’  I argue  that  the boundaries of   what 



























Indian”!  [....] When  I went to  India on a  travelling  fellowship,  I remember  the way  the Director of a dance 










abounded  in  negations:  ‘not  Tamil’,  ‘not  an  Indian’,  ‘not  Hindu’  and  ‘not  South  Indian’.  Central  to  identity 
construction is the concept of categorisation ‐ a process that involves ‘identifying oneself (or someone else) as 



























auditions  in 1998. There weren’t  that many people going  to auditions  for western dances. They wanted a 
shorter version of my name. I literally had 3 letters for my name [...] (Skype interview, March 1, 2013). 
In the above statement, Mukherjee is caught in the midst of ‘I intended to’ and ‘they wanted’ which definitely 
indicates a cushioned hierarchical power relationship.  I argue  that  in  this process of anglicising his name and 
attaching  it  to  his  paternal  surname,  Mukherjee  assumes  a  hyphenated  identity  of  ‘in‐betweenness’.  But 















her  ‘modern’  self.  I  argue  that  Ashmita’s  identity  is  inextricably  linked  to  the  nation  and  a  provincial  state 
(Gujarat), aligning her outer ‘self’ with inner psyche. This renaming suffices that the new name is so much about 
questions of using the resources of history, language and culture in the process of becoming rather than being: 
not  ‘who  we  are’  or  ‘where  we  came  from’,  so much  as  what  we might  become  in  a  new  socio‐cultural 



















serves as a mode of  inclusion and  incorporation  in society (Lister, 1997). Western models of citizenship  link a 
sense  of  belonging  to  a  territorialised  political  community  often  represented  by  the  nation‐state  (Castles & 
Davidson, 2000). Several dance artists and dancers claim that citizenship to them is not simply as a legal status 
but a socio‐cultural recognition and economic distribution. A few dancers, who have settled in Britain and have 














they  came  to  know  about  it.  I  told  them  that  [India]  is my  janmabhumi  [birth  land]  and  this  [Britain]  is my 











































































about what  they had  said.  I was quite  stubborn and my  steadfastness proved good  [...]  (Skype  interview, 
November 27, 2012). 
Anthropologist Serena Nanda  (1990) provides anthropological and  linguistic perspectives on the  lives of hijras 
(eunuch) in India and argues that they are ‘neither man nor woman’. According to Nanda (1990), the hijras form 
a third gender and their identities are defined primarily through the inability to reproduce. The above dancer’s 
statement  contests  his  gender  identity  in  a  dichotomous way.  His  identity  is  constructed  as  a  homosexual 
(indicated by the word ‘gay’), and again, as a ‘third gender’ figure who is ‘neither man nor woman’ (indicated by 








they are constructed  through repeated performative acts,  following a behaviour that  is socially and culturally 
accepted. 
Most of the male dancers whom I interviewed commented that their fathers did not see dance as a respectable 


































Asian’  (2006,  p.  7),  and  thus  recognises  ‘the  need  for  a  category  that  points  one  in  a  direction  away  from 
established accounts of national identities and ethnicised minorities’ (2006, p. 5). According to him, BrAsian is not 
‘an easy decomposition of the British and Asian’ but ‘an intermediate terrain on the cusp between West and Non‐
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BrAsian  because my  parents  are  obviously  from  here,  but  they  are  originally  from  Bangladesh’  (my  italics, 
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Another participant, who claimed to be a BrAsian, described his mixed racial identity and priorities:  

















out  the  real  struggles  that  lie  beneath  the  surface.  This  is  a  construction  of  BrAsian  identity  through  ‘lived 
experience’ (Harris, 2006). Sayyid argues that BrAsians are ironic citizens because they experience ‘persistent and 
deep‐seated  skepticism  about  the  dominant mythology  of  Britishness’  (2006,  p.  8).  In  the  above  case,  the 
dynamics operate  as  a double‐edged  fact:  first,  although  she  is born  in Britain,  failure  to  integrate  into  the 
mainstream British culture (her act of dressing and skin colour) makes her an ‘ironic’ citizen. Second, throughout 
our conversation she struggled to detach herself from the essentialist fragments of the ‘Non‐West’ (for example, 





















not  rooted  in one  common past but  is based on a  form of  cultural  collectivity which  recognises differences, 
oppositions,  lived experiences and  fragmentation. By describing BrAsian as a  fusion of different nations, both 
Sayyid  (2006) and Harris  (2006), put  forward an alternative discourse  that  invites a  re‐examination of power 
structures where a sense of belonging and  legitimacy has  transcended  the bounds of ancestral ethnic purity. 
Despite  its problematic  connotation,  the  term  is gaining currency  in practice and  is valourised  in  scholarship 
because it ‘is certainly not intended to be just another homogenising term, nor does it imply assimilation’ (Harris, 
2006, p. 13) but a  flexible  term  that  is always  ‘under erasure’  (Sayyid, 2006)  to accommodate differences.  In 









identities,  entwined with  the  questions  of  race,  ethnicity,  renaming,  citizenship  and  gender.   The  narrative 
analysis has indicated that their identities are not unified (Hall, 1992, 1996) but ‘layered’ (Anzaldúa, 1999, 2000) 
and  sometimes  contradictory,  and  thus  difficult  to  homogenise.  Much  discussed  narratives  of  hybrid  or 
hyphenated identities demonstrated are due to constant border crossing travels, associated with an ambiguous 




systems, disrupting  the Self/Other  relation. The  significance of  such  findings  lies  in  the diversity of meanings 
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Methodology  (AVM),  a  school  that  works  with  movement  awareness  and  body  play.  We  begin  with  the 
assumption  that  such methodology,  the  theatrical  interpretation  and  education,  finds  intimate  connections 
regarding  the use of  the body and  scenic plays  to promote body knowledge. We are guided by  the  ideas of 


















another.    This  relationship  is  provided  by  the  play  element,  which  takes  place  within  the  body  and  its 
potentialities, the play in which the body presents itself as ‘a knowledge and expression carrier element’ (Santos, 
2002, p. 82). According  to Santos, due  to  the  importance of each part of  the  instrument,  (i.e.  the body), one 
becomes  aware of one’s power  and physical  limitation,  allowing  for  a  consistent  form of  communication  to 
develop, during the process of understanding it. 
To  promote  body  knowledge  it  is  necessary  to  develop  body  awareness  as well  as  consciousness  regarding 
movement possibilities, as  is evident  in  the Angel Vianna Methodology. The movement awareness program, 
developed by the ballerina Angel Vianna, is a practice that deals with expressivity, trying to unveil the person’s 
body history through what is happening in that body, searching for a conscious knowledge of the body, through 
an  increase  in the perception capacity starting from causes of restlessness (Ramos, 2007), or,  in Paulo Freire’s 
words,  from an  ‘epistemological  curiosity’  (1996, p. 39).    In  this  regard,  the program has an  interdisciplinary 
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extending  the  image of an overflowing dish of water and spreading along  the body, covering  the skin until  it 





them  through a game we called  ‘Talk basins’. The  final proposal: still  in  the game,  the group  joined  in a  ring 
altogether. In pairs they took it in turns to find a way to say goodbye to one another within the center of the circle 
by  using movement, whilst  the  others  observed. Using  the  ‘farewells’, we  proposed  that  they  reduced  the 
  
 





















































































the  same  subject at different  times.  It  is  the  target of emotional aggressive and passionate  charge of  the 
subject,  to  the extent  that  the  subject  lends  its meaning,  losing  the condition of  simple object, due  to  its 
impregnation,  to  be  experienced  as  a  living  part  of  the  subject.  (...)  The  'relational  object'  has  physical 
























































surfaces  of  stratification  into which  it  is  recoiled,  on which  it  submits  to  the  judgment,  and  the  plane  of 
consistency in which it unfurls and opens up to experimentation’ (Deleuze and Guattari, 1996, p. 20). 
The openness  to  experimentation will only happen  if  the organism  is undone,  that  is,  ‘opening  the body  to 





















releasing  affections  and directing  their movement  to  the  periphery  of  the  body  to  the  skin;  2)  creates  a 
continuous skin‐space surface, preventing  the holes  from  inducing movements  towards  the  interior of  the 
body. Rather, the breathing becomes almost dermal, sounds, vibrate the skin, vision is all surface. If the ballet 

































































classes  I  started walking more  correctly,  I was  a  little  bent  and  I  am  now  able  to walk  straight  up’  (FM 
Reporting). 












































































Revista Diálogos com a Arte - revista de arte, cultura e educação, n.º 5 184 
 
Research Problem 
This study  is especially significant to the town of Arcos de Valdevez, given  its singularity and  lack of published 
studies on the matter. The town is composed by 51 villages, from which 55 collectivities were formed, being that 





In  order  to  answer  these  two  questions,  four  chapters  were  elaborated.  The  first  one  addresses  existing 
documentation on this matter, more precisely, the concept behind the formation of these guilds and the way 
they  contribute  to  the  non‐formal  education  and  local  social  development. After  that,  the  focus will  be  on 
substantiating  the dramatic  arts  as  an  instrument  for human development.  Several  studies  suggest  that  the 






























even  later.  Four members were  interviewed:  the  oldest  actor,  the  newest  actor,  the writer  and  the  guild's 
president. The data obtained was posteriorly analyzed, and  it was possible to conclude that the guild  is a true 
asset, allowing the "social cohesion and local development of the community", as was written by Monteiro (2004). 
The  author's words were proven  to be  true by  this  study,  given  that  the  guild  assumes  itself  as  a place  for 
empowerment directly aimed at the population. The guild's president confirmed such view both on his newspaper 



























setting a date  for  the next practicing  session, due  to  conflicts with other guild activities.  It was only when  I 
conducted  the  first  interview  that  I began  to understand  that  the  folk arts had a much stronger pull on guild 

















characters  he  impersonates  and  that  that  is  a  very  valuable  aspect  of  the  dramatic  arts.  Such  claim 
substantiates the construction of characters as a very complex exercise, and as Stanislavski (1977) indicates: 




face  public  scrutiny,  deal with  other  actors,  be  disciplined  and  respectful,  punctual  and  develop  a  sense  of 
belonging. The author alleges that the dramatic arts must take whichever approach allows for the most intimate 
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"new ideas surface all the time and we're always learning, on what concerns the dramatic arts, no one knows 
everything,  there's  always  something  new."  Surprisingly,  the  play  I witnessed  as  an  observer,  revealed  a 
directing consistent with the techniques described by Fernando Wagner on his book "Teoria e Técnica Teatral" 























accurate environment and help  the actors  featuring  their characters"  (Wagner, 1979, p.204). More examples 
could be mentioned, however I feel those mentioned above are enough to emphasize the director's professional 





commonly  cited  as  leading  to  success were  intelligence,  creativity,  verbal  fluency,  self  esteem,  emotional 
stability, energy, insight and persuasiveness (Rego, 1997, p.58) 
From then on, investigation progressed and evolved, and I would like to quote Jeffrey Glanz (2003), "each one of 
us has  inventive qualities, which work harmoniously and manifest themselves  in a unique way. Our task  is  to 
  
 





(2007), adapting  the 8 principles of business organizations  seeking a  sustainable path  to Rio Frio's guild. The 
principles  mentioned  by  the  authors  are:  "responsibility,  transparency,  fellowship,  honesty,  decency, 
sustainability, diversity and humanity" (Batstone, 2007, p.17). 
Thus,  the  guild's  responsibility  ensures  its  longevity;  the  transparency  and  honesty  of  its  actions  are  easily 
perceived and well known of the public; the fellowship is present on all its activities aimed at the local community; 
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7. The guild's activities and routines are well described on the quarterly 8 page newspaper "O Mensageiro de Rio 
Frio", which  is  the  connecting  link between  the  guild  and  the  village's  emigrants  around  the world. Besides 






































They  emerged  to  fill  an  existing  gap:  transmit what  is  unique  from  each  region,  each  place,  especially 
regarding local events related to culture, tradition, practices and customs. We are referring to information 
that,  according  to  Rodrigues  (2000,  p.  62),  "in  a  first  sense,  information  is  understood  as  knowledge 
transmission between someone who possesses it and another that is supposed to ignore it".  Until the mid‐
1980s,  this  local  knowledge  transmission was  practically  non‐existent.  Information was  generic  and  of 



























during  the 20th  century.    So  far,  the political,  industrial,  labour  and  social development  along with  the 
consequent  appearance  of  medium  and  large  communities  near  the  factories  that  began  to  appear 
throughout  the  country  (as workers usually  settle  near  their work)  ruled  the needs of  the people.  This 












Therefore, we can conclude  that a particular need within  the  labour context was  the starting point  for a 























way  information  is available  to  the receiver. This  is also art. Because creativity  is art, and  it  is constantly 
present  in  communication.  Businesses  dedicated  to  communication  sharply  proliferated  in  recent  years 





reasons, when we provide  live entertainment  in radio studios that engage the  listener, when we create a 
radio  spot5  that will  help  sell  a  product  to  a  customer, when we  create  radio  imaging6  that meets  the 
objectives outlined, when we  choose  to  create outdoor events  targeted  to  a  specific  cultural,  sports or 
musical action, we are making art ‐ the art of communication. What is the local reality? 
The answer to this question is simultaneously easy and complex.  Easy, because you can find an applicable 





essence  and  own  context.  Local  realities  are  not  all  the  same,  even when we  speak  of,  for  example, 
ethnography, cuisine and other cultural aspects. This is the reason why we so often say that the role of local 

































































the  need  to  filter  news  and  other  content.  It was  the  result  of  the  appearance  of  training  courses  for 





Portugal, where  the  radio  station  is based,  is  fertile  in  cultural events  related  to  folklore, especially  the 
numerous festivals taking place throughout the year but with a higher incidence in the summer months, as 



















what  associations  and  other  institutions  do  on  a  daily  basis  through  the  so‐called  press  offices,  public 
relations or even marketing managers that many radio stations already have. This is the case of conferences, 




dissemination  of  cultural  and  artistic  events  in  the  region,  regarding  all  forms  of  art,  from  cinema  to 
gastronomy, from varied exhibitions to the promotion of a wide range of musical shows ‐ from pop to fado, 
emphasizing the latter as it is a typical Portuguese genre and is well appreciated by populations. The focus 





local environment  that  surrounds  it  so  that  it  can outline  its programming and  information  to meet  the 
requirements of its audience ‐ not only its listeners, but also institutions, associations, local authorities and 
others that use the radio to publicize their formative and informative activities, as they see on the local radio 
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 (...) Although the concept of  information  is often confused with communication,  it  is now clear that 
these  are  two  distinct  domains,  using  diverse  procedures  and  having  different  objectives. While 





















Culture, art,  customs, development aspects and  the  smallest detail of what happens on a daily basis, at 
various  levels,  in  their  village or home  town  reaches  them as well as  the  region where  the  information 
emanated. The power of technology is currently a decisive and added value, becoming an essential benefit 
for any activity, but more  specifically  for  the media. Rádio Alto Minho has been using  them  since 1996, 
whether with  a  radio  broadcasting  software,  or  cumulatively with  an  internet website  featuring  online 

























the  responsibility  of  furthering  what  has  begun  in  the  mid‐1980s  ‐  when  spontaneity  resulted  in  the 



































culture” of the popular  layers. While  these groups are often repressed,  in most cases they are canalised, 
integrated and  incorporated under other  (re)socialization agencies,  social  control and external political  ‐ 
institutional domination. 
Culture is a polysemic concept and often a misunderstanding. It is necessary to highlight the meaning that 
has been verified by Weber  (1978), carried on by Geertz  (1963) and A. Silva  (1994)  in Portugal,  in which 
  
 
















is based on  field work done  in  this community  in 2002, having as a basis  interviews of  local  leaders and 





























integral  part  of  the  symbolic‐cultural world,  as  shown  by  some  sociologists  such  as Weber  (1978),  are 
extremely relevant  in maintaining  the status quo,  like  in  its alteration. The dominant moral and religious 
norms, until  recently, has been decisive  in  slowing  the process of modernization of  rural and  traditional 












eventual  offenders  (not  attending  church,  no‐catholic  marriage,  concubinage),  but  also  creating  a 






















It  is  important  to highlight  that, simultaneously  to  the already  referred  to exhaustive surveillance by  the 
priest and his unconditional followers, if a smaller part of the population felt fearful and forced to obey, due 
to  the  surveillance of  the domestic  relations, another part, according  to various  testimonies,  insisted on 
demonstrating “proud” of being and  feeling as much or more profound religion. They complied with  the 
ecclesiastical  ordinances  in  relation  to  other  villages,  demonstrating  to  be  in  tune with  the  advice  and 
warnings of the priest and his followers. Father M was seen as an exemplary, comparing to other priests: 
father M. (1982‐83), S. (1975‐1982), M. (1974) and J.E (1900‐1941). In other words, the priests  in Durrães 
were  considered  to  be  honest  and,  by many, morally  correct  and  socially  genuine  in  virtue  of  poverty, 
chastity, and obedience of religious norms. We should mention that some events considered to be highly 
important,  including  those  formally  secular  or  civil,  where  the  local  ecclesiastic  authority  assumed  a 
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considered obligations for all of the families that, general rule, obeyed scrupulously. Some obeyed in order 







































the  “profane” manifestations  were  relatively  contained,    today,  these  are  coexistent  and,  sometimes, 
“sacred” manifestations arise, without suffering the  limitations and prohibitions that were  imposed in the 
past by the priest. The collaborations that before were  in species, today are mostly presented  in money, 
besides auctions.   The expenses, not  those  specifically  religious  (religious  images, priests,  sermons) but, 
above all, the profane (dinners, fireworks, bands, folk dancers, musical groups), multiplied in an exponential 
form.   The party/festivity,  if  it already was, became more of a manifestation of the prestige, success and 












year we have done  something  for  the  theatre,  that  is  a  tradition  that  comes  from  a  long way back  (…) 
Furthermore, Durrães has held some exhibitions (…) one of which on religious artwork (…) we have some 
associations that have worked in the cultural scope (…) I have to admit that the G.E.N. is also an association 




the  G.E.N.  that  installed  themselves  at  the  Casa  do  Povo,  as  opposition  activists  or  Socialist  Party 





















In  regards  to Durrães,  the  patronage  phenomenon  has  assumed  considerable  proportions  attending  to 
historical order factors, mainly the fact that Durrães, along with Carvoeiro, integrated the Couto de Carvoeiro 
belonging to Carvoeiro`s Benedictine Convent. The weight of this institution with the accumulation of bonds 
and  feudal  obligations  of  the  colonials  and main  residential  renters  in Durrães  carried,  throughout  the 
centuries  and  formally  until  the  19th  century,  relations  of  servitude,  strong  dependency  and  servility. 
Meanwhile, if, besides the feudal dependencies of relation in regards to the Monastery, we took into account 
a considerable part of the population, made up of poor peasants and labourers, depending on the owners of 
the  referred  farms  and  some medium  level  farmers,  it  isn´t difficult of having  a  glimpse  of  relations of 









































“I was aware of that  [Durrães!],  I tried to do the possible  in the  impossible.  I got there and  found 
certain structures, values and respect in the families that I benefited from (…). Durrães had its own 
priest who was always very vigilant”. And, in public, like a member of the parish said: “I came to learn 
a  lot of things here  in Durrães. For example, when there  is a procession here  in Durrães, two very 






















a certain  internal  loyalty,  in other words,  if you are morally  loyal because someone owes someone else a 
favour (…), And, look, if we have, in the summit, a specific colour, a specific leader that persists (…) and this 













pavement and  repair of paths,  favouring allied  relatives and  families, harming or discriminating political 
opponents, favouring the places “where there are more votes” and forgetting more isolated families, with 
less contractual (negotiable) weight. Or, more recently, according to the families in question, allowing or not 
the opening of new paths, or constructing allotments with  real estate speculations. Thus,  there  isn't any 
















influential channels  in  local or municipal power, other  inhabitants  fortunate,  like  the ex‐emigrant X,  find 
themselves  unprotected  and  are  discriminated  against  by  the  local  authorities.  For  example,  the  ex‐
emigrant's house collapsed due to the sliding of a hill, because of the alteration of the water lines, and with 
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Like  in  other  villages,  the  people  of  Durrães  have  a  strong  dependency  to  the  cultural  and  religious 















a  larger capacity of  initiative that no  longer depends on the endorsement or consent from the priest and 







Besides  these  appeals  for  traditional  identities,  other  are  arising  and  there  are  even  new  professional 
identities  outside  and  in  the  rural  environment.  Some  farmers,  though  a  minority,  have  been 
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especially  wine  vineyards,  artisan  bricklayers,  and  carpenters  –  whose  work  with  stone  and  wood  is 
considered  to  be,  by  some  inhabitants  and  themselves,  as  “perfect”,  “spectacular”  and  “distinctive” 














over  the  village  and  their  lives,  it notes  various  conceptions,  in which between  the 79 people  inquired, 






even  enunciate  any  type  of  homogenization  tendency  through  globalization.  While  some  try  to  see 
innovations and lifestyles induced by globalization as something positive, others tend to be more critical and 
flourish  feelings of distrust and/or a  clear opposition  to  the  globalization process. They disagree with  it 
because  it  is more beneficial  to  the dominant system on an  international  level rather  than  towards  local 
communities like Durrães. 
In some more and in others less, in all we highlight, in a familiar level, the memory of their ancestors, the 
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the  religious  context of  a  culture  that,  although  in  decline,  insists on  reliving  and  revitalizing  in  certain 






The  social  relations  among  the  inhabitants  changed  considerably  in  the  sense of decreasing  community 
bonds, in a larger influence of the exterior world on the village (emigration, means of communication) and 
in  an  increase  of  the  relatively  familiar  and  individual  autonomy.  In  the  continuation  some  practices, 
strategies  and  behavioural  patterns were  differentiated,  highlighting  those  that  are  linked  to  relations 
between neighbours and mutual help. 








and especially  in  the  last decades,  something has  changed  in  relation of  forces  in  regards  to power and 
cultural  patterns.  Clientele  relations  still  persist  in  the  village  but  local  politics  still  occur  through  the 




8The 25th April  is  the Carnation Revolution Day  in Portugal. The Carnation Revolution  [Portuguese: Revolução dos Cravos], was  initially a military 
coup in Lisbon, Portugal, on 25 April 1974 which overthrew  the  regime of  the Estado Novo  (political  fascist Regime). The  revolution  started as a 
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Antonio  Cardoso,  PhD  in  Sociology  by  Complutense  University  of  Madrid.  Professor  at  the 
Polytechnic Institute of Viana do Castelo (Portugal) and integrated member of the Interdisciplinary 
Centre of Social Sciences, at New University of Lisbon (CICS‐NOVA). Member of several professional 











experiences.  She  aims  to  improve  the  state  of  inclusion  in  schools  through  transcultural  and 
intercultural art projects. Serjouie also is an artist whose personal artworks are influenced by dreams 
and emotions aroused by contemporary Persian poetry intertwined with childhood memories. Her 














































the  Royal  Academy  of  Dance,  London  and Master  in  Art,  Craft  and  Design  Education  from  the 
University of Surrey Roehampton, with the thesis, 'Fine arts as art education', in 2001. In 1992 she 
founded Arte Total, and holds the position of Art Director and Teacher. Since 1999 she has produced 























(NCAD)  in  Dublin.  She  has  been  involved  in  initial  teacher  education  for  over  twenty  years,  as 
coordinator and senior  lecturer on the Professional Master of Education in Art and Design and the 


















Helder Dias  is a  teacher  in areas  such as: digital arts,  interface design and drawing.  In 1997, he 
finished a degree in Painting from Oporto Fine Arts School. After this, he did a Master’s Degree in 





















2014  (Eric Offer Awards),  which  is   considered the third best translation published  in 2012  in the 
United  States, by  Foreword Reviews. His works  is published  in  ‘Toad  Suck Review’,  ‘Foliate Oak 
Literary Magazine’,  ‘Hypertext Magazine’,  ‘Cleaver Magazine’,  ‘Danse  Macabre’,  ‘Contemporary 
Literary Review India’, ‘Open Pen Magazine’, ‘Queen’s Mob’, ‘The Liberator Magazine’, ‘Bold Type 
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João Moura Alves  is a Professor at  the Viana do Castelo Polytechnic, Portugal. He  graduated  in 





















Jorge  Gumbe  holds  his  PhD  and  Master  of  Arts  in  Art,  Craft  and  Design  Education  from 
Roehampton University,  London  and was  graduated  in Art  Education  from  the  Polytechnic High 


























Universidade  Estadual  de  Campinas  (2003),    and  has  an  incomplete  degree  in  Education  of  the 
Universidade Estadual de Campinas (2008). Currently conducts research relating the scenic game as 
a teaching methodology  in dance as well as body knowledge and awareness aiming the student’s 

















































Margarida Maria Moreira  Barbosa  Leão  Pereira  da  Silva  is  currently  a  doctoral  student  at  the 
University  of Oporto,  Portugal.  She  holds  a  Bachelor  of  Industrial Design  from  the  ESAD  Escola 
Superior de Arte e Design, Matosinhos  (1993) and a Master of Arts, University of Surrey, London 







Maria Alzira de Almeida Pimenta has a PhD  in Education  from the State University of Campinas, 
Master of Arts from the University of Sao Paulo and graduated in education from the State University 
of Campinas. He has experience  in basic education as a teacher, director and coordinator of adult 










of adult education.  In Higher Education, she teaches  in educational, technological, health and  law 
courses, disciplines that deal with: didactics, methodology, history, gender and human sexuality. She 
has experience in the construction and implementation of courses in Teacher Education in graduate 
and  specialization  programs.  She  is  professor  at  the  Centro  Universitário  do  Planalto  de  Araxá 












































UCL  Institute  of  Education  in  London.   Mary  co‐leads  an  MA  in  Educational  Assessment  and 
supervises doctoral  candidates  in education. She  is Director of CPA  for UCL  IOE's Curriculum SET 
Project in Kazakhstan.Her research foci are predominantly in educational assessment and citizenship 
education and she has worked in human rights education and children's theatre. Mary directed the 























Child Studies – Expressions  in Music Education  (University of Minho) and a PHD degree  in Music 
(ESMAE‐IPP). He has conducted an intense national career as a promoter of an active, creative and 











and publications on multicultural,  cross‐cultural and  international art education.  She  is a  former 
President and Vice President of the National Society for Education  in Art and Design (NSEAD) and 
founded  and  edited  the  International  Journal  of  Education  through  Art.   Her  books  include Art 
Education  and Multiculturalism  a  second  edition  of which was  published  in  1996;  International 
Dialogues  in Visual Culture, Education and Art (co edited with Teresa Eca and published  in 2010), 
Beyond Multicultural Art Education: International Perspectives (co‐edited with Doug Boughton and 
published  in 1999);  Issues  in Arts Education  in  Latin America  (co‐edited with  Larry O’Farrell and 
published in 2004) and Por Uma Arte Educação Multicultural (published in 2002). She has directed 
national and international funded research projects. In the most recent project, called Images and 

















of Fine Arts, University of Porto, 2012. Masters  in Art Studies – with  specialism  in Museum and 




and group exhibitions  since 2011 and  is  represented by Kubik Gallery  in Porto.  In parallel  to her 








for  Teacher  Training  Vienna  in  the  fields  of  teaching  and  research;  Assistant  Professor  at  the 
University  of Vienna;  and  head  of  the  course  “Art  and Design”  in  the  vocational  school  leaving 
certificate  programme  at Meidling  Community  College.  Visual  artist  and  art mediator.  Study  of 









Meetings  of  Cinema  and  Video  (2001‐2016).  Artistic  director  and  Programmer  of  Festafife  ‐ 































Suparna  Banerjee  has  been  awarded  a  PhD  degree  in  Dance  Studies  from  the  University  of 
Roehampton, UK. Besides, she holds an MA  in Performing Arts and English from  the University of 
Pune and  the University of Kalyani,  India  respectively.  Trained  in Bharatanatyam dance,  she has 
received numerous awards  for her performances and  teaching. She  is an Associate Fellow of  the 
Higher Education Academy and has taught in many undergraduate and postgraduate courses in the 
USA and India. Her writings have appeared in “Research in Dance Education” and “The Global Studies 
Journal”.   To  expand  her work  in  the  post‐doctoral  phase,  she would  be  interested  in  studying 
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